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[bookmark: _Hlk112664519]Nos complace darles la bienvenida al tercer concierto del Ciclo de Música de Cámara de la Temporada Musical 2022 que, como viene siendo habitual, acoge el Salón de Columnas de este Palacio Real. El ciclo cuenta con la Presidencia de Honor de Sus Majestades los Reyes y su objetivo, desde que lo inauguramos hace ya varias décadas, es poner en valor la extraordinaria colección de Stradivarius del Palacio Real. Este año conmemoramos el 250 aniversario de la llegada del cuarteto palatino a las Colecciones Reales, por lo que el ciclo cobra una relevancia especial.
El programa de hoy también es especial: Las siete últimas palabras de Cristo en la Cruz. El título hace referencia a las siete últimas frases pronunciadas por Jesús durante su crucifixión, de acuerdo con el relato de los evangelistas. El texto ha sido musicado a lo largo de la historia por innumerables compositores. Hoy vamos a escuchar la versión escrita por Francisco Asenjo Barbieri para cuarteto de cuerda y flauta a partir de la gran obra que Joseph Haydn estrenó en Cádiz en 1787. El excepcional sonido del cuarteto palatino en manos de La Spagna, la también excepcional voz del actor José Luis Gómez y la interpretación del flautista Rafael Ruibérriz harán de este concierto una ocasión única.
La magnífica labor de conservación y custodia llevada a cabo por Patrimonio Nacional hace posible seguir difundiendo nuestro legado histórico y cultural. Hoy podemos disfrutar del Cuarteto Palatino no sólo como una 



joya bella y valiosa protegida dentro de una vitrina. Hoy podemos disfrutar  también de ese bien intangible que es su excepcional sonido. 
Gracias por acompañarnos en esta velada. 

ANA DE LA CUEVA FERNÁNDEZ
Presidenta del Consejo de Administración 
de Patrimonio Nacional



[bookmark: _Hlk112665675]NOTAS AL PROGRAMA

“Hace unos quince años me encargó un canónigo de la Catedral de Cádiz una obra instrumental sobre las siete frases pronunciadas por Jesús en la Cruz. Durante la Cuaresma era costumbre representar un oratorio en la Catedral de Cádiz, y para dar mayor realce al espectáculo contribuían los no pocos aditamentos y adornos. Se velaban, por ejemplo, las paredes, las vidrieras y las columnas de la iglesia con paños negros, y sólo la gran lámpara en el centro del templo iluminaba las sagradas tinieblas. A mediodía se cerraban todas las puertas y daba comienzo la música. Tras un preludio apropiado, el obispo subía al púlpito, pronunciaba una de las siete frases y formulaba una meditación sobre ellas para descender después y postrarse delante del altar. Esta pausa era colmada por la música. Luego el obispo volvía a subir al púlpito y volvía a bajar por segunda, tercera, cuarta vez, mientras la orquesta sonaba en los sucesivos intervalos entre los breves discursos del prelado. Mi composición debía adaptarse a este ritual. No era tarea fácil ejecutar siete adagios, uno tras otro y cada uno de diez minutos de duración, sin fatigar a los oyentes.”
Con estas palabras describió el propio Joseph Haydn el estreno de Las siete palabras de Cristo en la Cruz. Aunque en realidad este relato está lleno de inexactitudes, resulta muy interesante conocer la atmósfera para la que Haydn concibió la obra. No son pocos los datos que desconocemos acerca de su encargo, pero los estudiosos parecen estar de acuerdo en situarlo no en la catedral, sino en el Oratorio de la Santa Cueva, por mediación de don Francisco de Paula María de Micón, marqués de Méritos. Vivía el Cádiz de aquellos años sumergido en el espíritu de la Ilustración, situándose, en muchos aspectos, a la vanguardia cultural de España. Eran además tiempos de prosperidad económica dentro de la ciudad, que era puerto a las Américas. Buena prueba de ello es el enorme patrimonio artístico que la ciudad conserva de aquel entonces. Sin ir más lejos, la capilla de la Santa Cueva, donde se estrenó Las siete palabras de Haydn, fue encargada al más famoso arquitecto de la ciudad, Torcuato Benjumea, y decorada nada menos que, entre otros, por Francisco de Goya. 
La obra en sí, tal y como le pidieron a Haydn, consta de una introducción musical, siete sonatas en movimientos lentos para cada una de las siete palabras que pronunció Jesucristo desde la Cruz y un movimiento final que teatraliza el terremoto tras su muerte según narra el Evangelio de San Mateo. La profundidad de esta obra, su originalidad formal, su retórica y su altísimo poder descriptivo la sitúan entre las páginas más interesantes del compositor austriaco. Se escribieron de ella al menos cinco versiones contemporáneas: una para orquesta –que pasa por ser la original–, otra para cuarteto de cuerda, una apócrifa para piano y dos en forma de oratorio –la primera de Joseph Friebert y la segunda del propio Haydn–.
Francisco Asenjo Barbieri nació en Madrid el 3 de agosto de 1823 y, al quedar huérfano, su abuelo materno, José Barbieri –bailarín, director y compositor de bailes– se encargó de su educación. Con su abuelo residió en el Teatro de la Cruz, donde inició los estudios de solfeo y memorizó los repertorios de Rossini, Bellini y Donizetti. En 1837 ingresó en el Conservatorio de Música y Declamación María Cristina como alumno de clarinete con Ramón Broca, de piano con Pedro Albéniz y de canto con Baltasar Saldoni. Posteriormente, en torno a 1840 empezó a estudiar composición con Ramón Carnicer. Fue entonces cuando, treinta y un años después de fallecer Haydn, el 29 de septiembre, con tan solo 17, pero con una madurez musical incuestionable, Barbieri firmó una partitura que podría ser uno de los mayores hallazgos de la historia reciente de la flauta española, de un interés indiscutible para la historia de la música universal. Esta obra, que no es un arreglo, contiene la versión para cuarteto de cuerda de las Las siete últimas palabras de Cristo en la Cruz de Haydn con el añadido de una quinta parte para flauta travesera. Desconocemos qué o quién motivó a Barbieri a escribir esta glosa que nada tiene que ver con las otras versiones de la obra, pero no cabe duda de que está elaborada con suma inspiración. Esta qvinta pars, integrada magistralmente en la música original, enfatiza unas veces el discurso de la cuerda, y otras crea melodías insospechadas, al convertir la partitura de Haydn en un sublime acompañamiento para la flauta pero –ahí la genialidad– sin cambiarle una sola nota.

Se trata, pues, de una nueva concepción de la obra, puramente romántica, creada por un compositor decimonónico y que pide ser tocada –si se quiere una versión historicista– con instrumentos y criterios interpretativos propios de la década de 1840. 

LA SPAGNA






PROGRAMA
	
Joseph Haydn (1732-1809) 
 Francisco Asenjo Barbieri (1823-1894)

Las siete últimas palabras de Cristo en la Cruz (1787 / 1840)

Introduzione 
Maestoso ed Adagio

Sonata I
 Pater, dimitte illis, quia nesciunt, quid faciunt, largo

Sonata II
 Hodie mecum eris in paradiso, grave e cantábile

Sonata III 
Mulier, ecce filius tuus, grave

Sonata IV
 Deus meus, Deus meus, utquid dereliquisti me, largo

Sonata V 
Sitio, adagio

Sonata VI 
Consummatum est, lento

Sonata VII 
In manus tuas, Domine, commendo spiritum meum, largo
Il terremoto, presto e con tutta la forza

Con los Stradivarius de la Colección Real


[bookmark: _Hlk112665157]CUARTETO LA SPAGNA

IRENE BENITO, violín 
MARTA MAYORAL, violín 
ROSA SAN MARTÍN, viola 
ALEJANDO MARÍAS, violonchelo

RAFAEL RUIBÉRRIZ DE TORRES, flauta 
JOSÉ LUIS GÓMEZ, actor

LA SPAGNA
Este cuarteto, que toma su nombre de una de las melodías más célebres del Renacimiento, fue fundado por Alejandro Marías en el año 2009 al reunir a algunos de los mejores músicos historicistas de su generación. De formato muy flexible, posee una vertiente camerística y otra orquestal con la que interpretan ópera y oratorio junto a solistas y directores invitados. 
Los estilos abordados por la agrupación abarcan desde el Renacimiento hasta el primer Romanticismo —con alguna incursión en la música del siglo XXI—, si bien centra la mayor parte de su actividad en el Barroco. Esta diversidad gira siempre en torno a un mismo principio: ofrecer una interpretación apasionada, fidedigna y sincera que respete la perspectiva histórica y social de cada repertorio. 
Desde la publicación de su disco A Tribute to Telemann, La Spagna ha grabado la obra para viola da gamba de Jacques Morel (Brilliant Classics) y Las siete palabras de Haydn-Barbieri. En los últimos tiempos, ha actuado en lugares como la Sala Sinfónica del Auditorio Nacional de Música, el Palacio Real o el Congreso de los Diputados, así como el Festival de Música Antigua de Sevilla, el Festival Internacional de Arte Sacro o el Festival de Música Española de Cádiz. Entre sus próximos proyectos se encuentran una gira europea para presentar su último trabajo discográfico y la colaboración con compositores actuales con el objetivo de crear nuevos repertorios para instrumentos antiguos. Más información en Facebook y en Twitter @LaSpagna. 

RAFAEL RUIBÉRRIZ DE TORRES, flauta
Nacido en Sevilla en 1983, tuvo su primer contacto con la música como “niño seise” de la Catedral hispalense. Terminó sus estudios en esta ciudad y obtuvo el  Premio Extraordinario de Fin de Carrera. En 2005, con una Beca de la Junta de Andalucía, se trasladó a Holanda para especializarse con Wilbert Hazelzet. Después continuó su perfeccionamiento en  el Royal College of Music de Londres con Lisa Beznosiuk. 
Ha desarrollado su formación orquestal en la Orquesta Joven de Andalucía, la National Jeugd Orkest de Holanda, la Orchestra of the 19 Century of the NJO de Holanda, la European Baroque Orchestra Academy of Ambronay, la Jeune Orchestre Atlantique y la Academy of the Orchestra of the Age of Enlightenment de Londres. Ha trabajado con directores como Michael Thomas, Pablo González, Gustav Leonhardt, Jos van Immersel, Marc Minkowski, Christophe Rousset, Louis Langrée, Philippe Herreweghe, Sir Mark Elder, Christophe Coin, Enrico Onofri, Sir Roger Norrington, Hervé Niquet o Alan Curtis, en España, Bélgica, Inglaterra, Escocia, Francia, Holanda y Alemania. Fue director musical de la Banda de Música del Sol de Sevilla de 2010 a 2016 y, aunque su carrera musical está centrada en la música de cámara, toca frecuentemente con la Orquesta Barroca de Sevilla desde 2011 y con el ensemble La Spagna. Actualmente se encuentra 
inmerso en la grabación de la integral de quintetos para flauta y cuarteto de cuerda de Luigi Boccherini junto al Cuarteto Goya. Compagina la interpretación con la gestión cultural.


JOSE LUIS GÓMEZ, actor
Oriundo de Huelva, tras su formación en el Instituto de Arte Dramático de Westfalia, en Bochum y en la Escuela de Jacques Lecoq en París, a partir de 1964 realiza sus primeros trabajos profesionales como actor, mimo y, más tarde, director de movimiento, en los principales teatros de la República Federal Alemana. Con espectáculos de creación propia, mimodramas de nuevo cuño que cambian radicalmente la idea de pantomima en boga, es invitado a festivales internacionales como los de Basilea, Berlín, Frankfurt, Praga y Zurich.
Su encuentro en 1971 con Jerzy Grotowski en Wroclaw precipitó su regreso a España, donde produjo, dirigió y actuó en montajes como Informe para una Academia de Kafka y Gasparde Handke, con los que recorrió  multitud de escenarios españoles y latinoamericanos. Su interpretación en La resistible ascensión de Arturo Ui de Brecht y el laureado papel protagonista en la película Pascual Duarte de Ricardo Franco marcaron hitos en su carrera y desde entonces, ha trabajado con cineastas como Jaime de Armiñán, Icíar Bollaín, Enrique Brasó, Jaime Camino, Jaime Chávarri, Manuel Gutiérrez Aragón, Alex de la Iglesia, Joseph Losey, Pilar Miró, Carlos Saura y Gonzalo Suárez. 
En 1978, tras un periodo de estudios en Nueva York con Lee Strasberg, asumió la dirección del Centro Dramático Nacional junto a Nuria Espert y Ramón Tamayo y, dos años más tarde, la del Teatro Español. 
Los trabajos más emblemáticos de esta etapa son las puestas en escena de Bodas que fueron famosas del Pingajo y la Fandanga de Rodríguez Méndez, que inauguró el CDN; La velada en Benicarló, con texto original de Manuel Azaña, así como La vida es sueño y Absalón de Calderón de la Barca. 
Su aparición como actor principal en El mito de Edipo Rey, dirigido por Stravros Doufexis, y en Juicio al padre de Kafka señalan su vuelta a la actividad privada, interrumpida por su incursión en el teatro público (CDN), donde protagonizó Hamlet bajo la dirección de José Carlos Plaza. Por esta época dirigió y produjo Bodas de sangre de Lorca, ¡Ay, Carmela! y Lope de Aguirre, traidor de Sanchis Sinisterra. De nuevo en el CDN, realizó Azaña, una pasión española, a partir de escritos de diversa índole del propio Azaña, que más tarde retomaría como producción el Teatro de La Abadía. 
En 1992 dirigió La vida es sueño en el Théâtre de l'Odéon de París, y al año siguiente Carmen en la Ópera de la Bastilla en esta misma ciudad. Desde entonces, se ha concentrado en la concepción, gestión y dirección del Teatro de La Abadía, inaugurado en 1995. En 2008, dirigió la ópera Simón Boccanegra de Verdi en el Gran Teatre del Liceu. 
De entre sus intervenciones más recientes en cine cabe destacar El séptimo día de Carlos Saura (2004), Hormigas en la boca de Mariano Barroso (2005), La buena voz de Antonio Cuadri (2005), Goya's ghosts de Milos Forman (2006), Teresa, el cuerpo de Cristo de Ray Loriga (2007), Los abrazos rotos de Pedro Almodóvar (2009), Todo lo que tú quieras de Achero Mañas (2010) y La piel que habito de Pedro Almodóvar (2011). 





LOS STRADIVARIUS DE LA COLECCIÓN REAL

Pocos conjuntos de instrumentos han producido una fascinación semejante a la que hoy siguen ejerciendo sobre los músicos y sobre el público en general los Stradivarius de la Colección Real. Desde hace varias décadas, millones de personas han podido admirarlos a su paso por el Palacio Real de Madrid, donde se hallan expuestos. A partir de 1984  Patrimonio Nacional, a través del Ciclo de Música de Cámara, ha permitido a más de un centenar de intérpretes tener entre sus manos estos instrumentos para ofrecer al público, gracias a su extraordinario sonido, interpretaciones únicas que han contribuido, año tras año, a realzar el valor musical de las obras que con ellos se ejecutan.
La colección real de Stradivarius, tal como ha llegado hasta nosotros, está integrada por el llamado Cuarteto Palatino, formado por dos violines, una viola contralto y un violonchelo, y por el llamado violonchelo 1700, sobrenombre que deriva del año de su construcción. Las investigaciones llevadas a cabo en los últimos tiempos por algunos expertos, como Cristina Bordas o Nicholas Sackman, entre otros, han aportado valiosos datos acerca de la génesis de esta colección, así como de las transformaciones que desde finales del siglo XVIII sufrieron estos instrumentos con el fin de adaptar su tamaño a los estándares de cada época y aumentar su potencia sonora.
Antonio Stradivari (1644-1737) hoy en día está considerado el luthier más importante de la historia, fama que adquirió gracias a la elevada calidad estética y sonora de las piezas que produjo a lo largo de toda su carrera. De hecho llegó a superar a su propio maestro, el célebre Niccolò Amati (1596-1684), del cual  Patrimonio Nacional conserva un excepcional contrabajo, ofrecido en 1779 por el duque Fernando I de 

Parma a su hermana María Luisa, a la sazón princesa de Asturias. 
La fama que tanto Stradivarius como su maestro acumularon a lo largo de los siglos se debe esencialmente al perfeccionamiento de las técnicas utilizadas desde el siglo XVI por los luthiers de la región de Cremona, tenidos desde entonces como los mejores de Europa. Tales técnicas consistían, sobre todo, en el empleo de maderas de excepcional calidad (principalmente de abeto y arce) cuidadosamente seleccionadas y secadas a lo largo de varias décadas, antes de ser cortadas aprovechando las vetas que pudieran aportar una sonoridad y una resistencia mayor. A ello se unía el empleo de barnices especiales, cuya fórmula, en el caso de los Stradivarius, fue siempre uno de los secretos mejor guardados de su taller.
Tras la muerte de Amati, el prestigio de Stradivarius se acrecentó y contó  desde finales del siglo XVII con importantes clientes, como el rey Jacobo II de Inglaterra o el emperador Carlos VI, entre otros. Hoy se sabe que hacia 1690, incluso algunos músicos de la Real Capilla hicieron encargos a Stradivarius desde Madrid. No es de extrañar, por tanto, que en 1702 el luthier quisiera ofrecer al rey Felipe V, a su paso por Cremona durante la Guerra de Sucesión, una colección ─un concerto, de acuerdo con la terminología de la época─ integrado por varios instrumentos de cuerda de diversos tamaños. 
Hoy se sabe que Stradivarius, debido al poco tiempo que el rey pasó en la ciudad, no llegó finalmente a entrevistarse con el monarca. Es muy posible, sin embargo, que el concerto que Stradivarius quería ofrecer al rey de España estuviese formado por  algunos  de  los  mejores instrumentos que ya tenía construidos desde 1687, en los que había empleado un tipo de decoración muy característica, basada en el uso de

incrustaciones de círculos y rombos de marfil en los filetes de las tapas, y dibujos taraceados en los aros.
Una selección de cinco de estas piezas ─dos violines, una viola contralto, una viola tenor y un violonchelo─, etiquetadas todas ellas por Stradivarius en 1709, son las que finalmente serían adquiridas en 1772 a su hijo menor, Paolo, para el príncipe de Asturias, futuro Carlos IV, gran aficionado a la música. 
Sin embargo, durante las restauraciones realizadas a lo largo del tiempo se descubrió que, si bien los dos violines podían corresponder a 1709, la viola contralto y el violonchelo habían sido construidos en 1696 y 1694, respectivamente. A partir de 1785 se llevaron a cabo las primeras transformaciones con el fin de reforzar las partes interiores de cada instrumento. Entre estos cambios también se contempló reducir el tamaño de la viola tenor y del violonchelo, más grandes de lo habitual. Aunque en su día Carlos IV se negó a ello, tal reducción acabó efectuándose finalmente en el violonchelo durante el siglo XIX. 
Durante la Guerra de la Independencia la colección se dispersó en parte, ya que las dos violas serían sustraídas. La viola tenor nunca regresaría, pero la más pequeña, tras haber sido localizada en la casa Hill de Londres, sería adquirida de nuevo por el Gobierno español en 1951 para constituir desde entonces el llamado Cuarteto Palatino o Cuarteto Real. Con respecto al violonchelo Stradivarius 1700, se sabe que fue adquirido también por Carlos IV, posiblemente en la década de 1790. Aunque carece de la primorosa decoración del Cuarteto Real, hoy está considerado un instrumento único, tanto por su factura, como por sus extraordinarias cualidades sonoras.




EL SALÓN DE COLUMNAS
DEL PALACIO REAL DE MADRID
El Salón de Columnas del Palacio Real de Madrid fue utilizado como comedor de gala y salón de baile hasta finales del siglo XIX, cuando Alfonso XII realizó las obras de un nuevo comedor en el ala de poniente de Palacio, inaugurado con motivo de su boda con María Cristina de Habsburgo y Lorena en 1879.
Arquitectónicamente, el Salón de Columnas fue diseñado por Francisco Sabatini y es igual en todo a la escalera principal de Palacio ya que originalmente, la escalera había de ser doble y este era el espacio de uno de sus dos ramales.
El fresco de la bóveda fue la última obra pintada en España por el artista italiano Corrado Giaquinto, y representa “El nacimiento del Sol”. En la zona superior de la escena, Apolo conduce el carro solar, tirado por dos caballos blancos, a través del anillo del zodiaco. Ninfas y divinidades mitológicas como la Aurora y Ceres, Venus y Cupido, Vulcano y Baco simbolizan las estaciones del año y el paso del tiempo,
Los adornos de estucos se deben a los escultores Roberto Michel y Felipe de Castro que colaboraron con Giaquinto en la decoración general de la bóveda.
Los muros se adornan con ricos tapices de comienzos del siglo XVII, tejidos en la manufactura bruselense de Jan Raes, siguiendo los cartones que Rafael pintó para los tapices de la Capilla Sixtina, en los que se cuentan los Hechos de los Apóstoles.
Preside la estancia una escultura del Emperador Carlos V, fundida en bronce por el artista francés Barbedienne en 1878, que copió el original de Leon Leoni que se conserva en el Museo del Prado.



También en bronce, las esculturas del Sol, la Luna y Venus de Jacques Jonghelingck, de 1570. Pertenecen a una serie completa de los siete planetas y fueron traídas desde Amberes por el Cardenal Infante Don Fernando de Austria, como regalo para su hermano el rey Felipe IV.
La escultura del atleta lanzador de disco fue fundida en bronce por Cesar Sebastiani y Pietro Duca en 1651. Esta escultura fue traída desde Roma por Velázquez durante el reinado de Felipe IV.
Los retratos de emperatrices y emperadores romanos son esculturas anónimas italianas de la primera mitad del siglo XVII y están realizadas en pórfido, mármol, jaspe y alabastro.
Las lámparas, obras francesas en bronce y cristal de mediados del siglo XIX, datan de la época de Isabel II.
La alfombra fue realizada por la Real Fábrica de Tapices de Madrid en 1926.
En este salón han tenido lugar acontecimientos históricos de relevancia, entre los que destacan, además de la firma del tratado de adhesión de España a las Comunidades Europeas, el 12 de junio de 1985, y la celebración de la primera conferencia de paz de Oriente Medio del 30 de octubre al 2 de noviembre de 1991, la firma de la Ley de Abdicación de S. M. Juan Carlos I el 18 de junio de 2014.
Hasta el reinado de Alfonso XIII, se celebraba también en este salón una de las ceremonias más características de Palacio, el “lavatorio y comida de pobres” el día de Jueves Santo.
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